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Der langjährige Kapellchef 
über die Musik, das Leben und 
die eigene Jugend
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eschichte – das ist mehr als 
Daten, Zahlen, Fakten und 
Ereignisse. Geschichte, das ist 
immer auch, wie wir auf die 
eigene Vergangenheit schauen. 
Wie wir das, was passiert ist, heute ein-
ordnen. Die Geschichte der Sächsischen 
Staatskapelle Dresden dauert bereits 467 
Jahre. Und wenn wir auf sie zurückblicken, 
uns ihr stellen, werfen sich viele Fragen 
aus der Gegenwart auf die Vergangenheit 
auf: unterschiedliche Konstellationen, un-
terschiedliche Orte, unterschiedliche poli-
tische Systeme, unterschiedliche Klänge. 
Die Kapelle hat Werke von Heinrich Schütz, 
Antonio Vivaldi, Carl Maria von Weber, 
Richard Wagner und Richard Strauss urauf-
geführt. Sie hat die Zeit begleitet und immer 
wieder neue Töne gefunden. Ein Orchester 
beschreibt immer auch den Soundtrack 
seiner Gesellschaft – die Geschichte einer 
Stadt, ihrer Umbrüche, ihrer Feier- und 
Trauerstunden. Aus diesem Grund möchten 
wir in dieser 
Saison eine 
neue Tradition schaffen und den Geburtstag 
der Staatskapelle am 22. September von nun 
an alljährlich mit einem Sonderkonzert in 
der Dresdner Schlosskapelle feiern. Denn 
nur, wer sich mit seiner eigenen Geschichte 
beschäftigt, die im Falle der Kapelle auch 
eine Geschichte Deutschlands, Sachsens 
und Dresdens ist, in guten und in schlechten 
Zeiten, kann mit offenen Augen und Ohren 
in die Zukunft gehen. 
Ganz besonders freue ich mich darüber, 
dass am Beginn der Saison ein Teil der gro-
ßen Orchestergeschichte leibhaftig wird, 
wenn Herbert Blomstedt das Gustav Mahler 
Jugendorchester – diesmal in der Dresdner 
Frauenkirche – dirigiert. Blomstedt war von 
1975 – 1985 Chefdirigent der Kapelle – ein 
Schwede in der DDR. Für mich ist es span-
nend zu lesen, was er heute über diese Zeit 
zu sagen hat. Dass es nie die Politik war, die 
ihn herzog, sondern der Geist der Musiker, 
ihre Menschlichkeit – die Insel der Kapel-
le, in der sich auch Menschen, die anders 
dachten, gefunden haben und einen Raum 
schufen, in dem sie zum Kollektiv wurden: 
den Raum der Musik. Ich lege Ihnen dieses 
Interview sehr ans Herz, ebenso wie das 
Konzert mit unserem ehemaligen Chefdiri-
genten.
Natürlich ist es unsere Aufgabe, nicht 
nur in die Vergangenheit zu blicken, son-
dern auch Geschichte selber zu schreiben. 
Seit Jahren lädt die Staatskapelle Kompo-
nisten und Virtuosen ein, die das musika-
lische Geschehen in der Welt beeinflussen, 
um besonders eng mit ihnen zusammen 
zu arbeiten. In diesem Jahr freuen wir uns 
auf die Inspirationen von György Kurtág, 
dessen Werke für mich von unglaublichen 
Spannungen strotzen – eine musikalische 
Reduktion auf das Maximum von Aussage. 
Ich würde mich sehr freuen, wenn Sie uns 
bei den Abenteuern in seine musikalischen 
Welten begleiten. Außerdem konnten wir 
mit Yefim Bronfman einen der wohl spek-
takulärsten Klavier-Virtuosen für diese 
Spielzeit gewinnen. Bronfmans Interpretati-
onen sind so energiegeladen, dass sie sogar 
Eingang in die Weltliteratur eines Philip 
Roth fanden.
Wenn ich über die Geschichte der Ka-
pelle schreibe, ist ein Name natürlich be-
sonders wichtig: Richard Strauss. Bereits 
in den letzten Spielzeiten haben wir uns 
seine Werke immer wieder vorgenommen. 
Im Oktober steht die »Alpensinfonie« unter 
Christian Thielemann auf dem Programm. 
Anlass ist das 100-jährige Jubiläum der 
Uraufführung dieses »Klassikers«, den 
Strauss persönlich der Kapelle und ihren 
Musikern gewidmet hat. Jahrelang haben 
wir nach den verschollenen Stimmsätzen 
gesucht, aus denen wir bereits in der DDR 
gespielt haben. Sie sind deshalb so wichtig, 
weil hier viele Einzeichnungen vorgenom-
men wurden, mit denen sich das Orchester 
die »Alpensinfonie« zu eigen gemacht 
hat – und ich freue mich, dass diese Noten 
nun endlich wieder aus den Archiven auf-
getaucht sind, und wir auch so die Vergan-
genheit aus unserer Zeit befragen können, 
um wichtige Impulse für unseren eigenen 
Klang zu finden.
Ich freue mich sehr auf diese neue Sai-
son der Staatskapelle, in der es auch darum 
gehen wird, die Tradition in eine Zukunft 
zu führen. Und ich bin froh, dass Sie ge-
meinsam mit uns den Soundtrack der Ver-
gangenheit entdecken und den Soundtrack 
der Zukunft mit uns gemeinsam schreiben.
Ihr 
Jan Nast
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GUSTAV MAHLER JUGENDORCHESTER
Er war langjähriger Chefdirigent der Staatskapelle, nun kehrt 
Herbert Blomstedt mit dem Gustav Mahler Jugendorchester zurück. 
Zeit, um einmal mit diesem großen alten Mann über die Musik, 
das Leben und die eigene Jugend zu sprechen. Von Axel Brüggemann
nach Schweden, und plötzlich war ich wieder 
fremd und wurde nun der »Finne« genannt. 
Ich glaube, dass ich unter all diesen Dingen 
nie wirklich gelitten habe – aber sie haben 
mich geprägt.
Auf der einen Seite haben Religion und 
Musik Sie ausgegrenzt, auf der anderen 
Seite haben Sie gerade in diesen beiden 
auch Kosmen gefunden, in denen Sie nicht 
anders waren?
Das ist ja das Absurde. Und letztlich war das 
auch eine wesentliche Erkenntnis: Es gab 
diese zwei Orte, an denen ich wie auf einer 
Insel gelebt habe, weil ich hier verstanden 
wurde. Das Problem war, dass beide Welten, 
die eher orthodoxe Kirche und die Jugendli-
chen, die sich für Klassik begeisterten, keine 
Schnittmengen hatten: Die Kirchenväter 
interessierten sich wenig für die Musik und 
die Klassik-Freunde waren auf eine Art zwar 
gläubig, aber ihnen ging es dabei nicht um 
Gott. Ich habe beide Mikrokosmen genossen: 
die christliche Gemeinschaft auf der einen 
und das gemeinsame Musizieren mit begeis-
terten Gleichaltrigen auf der anderen Seite. 
In beiden Welten war ich Teil einer Gemein-
schaft.
Prägt diese Erkenntnis auch Ihren musika-
lischen Zugang? Dass die Musik eine Mög-
lichkeit ist, auch als Außenseiter mit dem 
Rest der Welt zu kommunizieren? 
Das könnte durchaus so sein, ja. Tatsächlich 
habe ich oft die Erfahrung gemacht, dass der 
Ausdruck der Musik auch jene Menschen sti-
muliert, für die ich grundsätzlich erst einmal 
anders war. Ich habe die Musik als Sprache 
schätzen gelernt, mit der man Barrieren über-
springen kann. Und vielleicht ist das etwas, 
das mir im Alter immer klarer wird: Heute 
fühle ich mich überall wohl, auch – und viel-
leicht gerade – dort, wo die Leute erst einmal 
gar nichts mit Religion oder Musik zu tun 
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meinem Alter sind die Noten und die techni-
schen Fragen inzwischen zu einer Art Selbst-
verständlichkeit geworden. Was aber immer 
wieder neu und spannend ist, ist die Reaktion 
der Menschen. Diese beglückenden Momente, 
wenn die Oboe und die Geigerin am sechsten 
Pult gerade gemeinsam mit mir einen musi-
kalischen Moment teilen. Das ist ein fantas-
tisches Gefühl, das mich spüren lässt: Ich 
bin nicht mehr allein! Ich glaube, das ist eine 
wesentliche Erkenntnis im Alter, sich voll und 
ganz auf andere Menschen zu konzentrieren, 
egal wie schwierig sie scheinen, und ihnen zu 
begegnen.
Herr Blomstedt, Sie wurden 1927 geboren. 
Seither haben wir viele Moden auch in der 
Interpretation klassischer Werke miterlebt: 
das Pathos, die Reduktion, die Analyse ... 
Was genau verändert eigentlich unseren 
Blick auf die ewig gleichen Werke?
Ich glaube, dass sich Musik nie ruckhaft 
verändert. Ihre Wandlung ist wie das eigene 
Altern: Manchmal bekommt man es gar nicht 
mit, wenn es passiert. Als junger Mensch ist 
man euphorisiert von seinen großen Vorbil-
dern, und das ist ja auch gut so. Man will es 
ihnen gleichtun, ihre Ideale teilen und ver-
breiten, ihnen nacheifern. Erst langsam geht 
es darum, sich allmählich von seinen Vorbil-
dern zu lösen und sich selber zu finden.
Wer konkret waren damals Ihre Idole?
Natürlich Wilhelm Furtwängler! Ich habe ihn 
schon als 15-Jähriger während des Krieges in 
Stockholm gehört. Er kam während der Nazi-
Zeit jedes Jahr einmal nach Schweden, weil er 
nicht in Gebieten gastieren wollte, die von den 
Deutschen okkupiert waren. Seine Musik hat 
mich ungeheuer fasziniert, so sehr, dass ich 
das einzige Mal in meinem Leben ein Auto-
gramm erbeten habe. Ich stand am Künstler-







Herr Blomstedt, wenn Sie in Dresden das 
Gustav Mahler Jugendorchester dirigie-
ren, sind sie 88 Jahre alt. Erinnern Sie sich 
manchmal noch an Ihre eigene Jugend?
Aber natürlich! Ich habe wundervolle, aber 
durchaus auch zerrissene Erinnerungen. 
Grundsätzlich kann ich heute wohl sagen, 
dass eines der Leitmotive meines Lebens 
das Anderssein war. Es hat schon als Kind 
begonnen, auf ganz unterschiedlichen Ebe-
nen. Als Sohn eines adventistischen Pastors 
durfte ich am Sabbat nie zur Schule gehen. 
Also musste ich jede Woche beim Rektor 
anklopfen und erklären, warum ich am Sams-
tag nicht kommen könne. Trotzdem habe ich 
mich in der Schule immer wohl gefühlt, aber 
das war schon eine kleine Belastung. Hinzu 
kam, dass ich der Einzige war, der sich für 
klassische Musik interessierte. Als ich fünf 
Jahre alt war, zogen meine Eltern mit mir 
nach Finnland. Damals eine junge Nation, 
die nicht gut auf die schwedische Minderheit 
zu sprechen war. Ich war also wieder anders, 
ich war: der »Schwede«. Die finnischen Jungs 
hatten Messer dabei, manchmal musste ich 
aus der Schule nach Hause laufen, weil ich 
Angst hatte. Nach fünf Jahren ging es zurück 
haben. Diese Erkenntnis verwandelt auch das 
musikalische Denken. Am Anfang des Lebens 
habe ich mich hauptsächlich für die Musik an 
sich interessiert, die Technik, die Interpreta-
tion, die Konzepte, die einzelnen Noten. Eine 
spannende Arbeit, die einen Menschen aber 
auch sehr einsam werden lässt. 
Eine Einsamkeit, unter der Sie gelitten ha-
ben?
Nein, das nicht. Ich war nicht auf eine be-
drückende Art einsam, sondern befand mich 
eher in einer inspirierenden Einsamkeit. Sie 
ist ein Nebeneffekt, wenn man sich vollkom-
men auf die Welt der Musik einlässt. Man 
kann sie durchaus auch schätzen lernen. 
Aber irgendwann stellt man fest, dass man 
Kontakt zu anderen Menschen braucht, dass 
man das Miteinander benötigt. Für mich war 
meine Zeit bei der Staatskapelle in Dresden 
ein Schlüssel dieser Erkenntnis. Vorher habe 
ich das Orchester in Kopenhagen geleitet, ein 
gutes Orchester mit vielen älteren Herren, 
bei denen ich meine Vorstellungen in zahl-
reichen Gesprächen durchsetzen musste. Es 
war ein dauerndes Ringen und das Dirigieren 
wurde zu einer Behauptung. In Dresden war 
das plötzlich ganz anders: Hier wurde ich 
als Geschenk betrachtet, als Gesandter der 
freien Welt, als jemand, dessen Meinungen 
man schätzte, mit dem man gemeinsam mu-
sizieren wollte. Hier lernte ich ein ganz neues 
Gefühl kennen, eine wohltuende Offenheit 
und, ja, diesen Rausch des Miteinanders. 
Also ein Ankommen in einer Welt, in der Sie 
nicht anders waren? 
So gesehen, ja, und eine Welt, die mich des-
halb inspirierte, weil ich hier auf so viele 
komplexe, ja, vielleicht sogar komplizierte 
Menschen traf. Auf begeisterte und leiden-
schaftliche Musiker. Ich habe erfahren, wie 
schön es ist, mit ganz unterschiedlichen Men-
schen an einer Interpretation zu arbeiten. In 
mir einen kleinen Zettel mit seinem Namen 
gegeben. Diesen Zettel habe ich noch heute. 
Wie kam es dann dazu, dass Sie einen eige-
nen Weg gefunden haben? Ist das eine Art 
pubertäreres Aufmüpfen? Nach dem Motto: 
Ich liebe Furtwängler, aber ich muss nun 
mal etwas anderes machen, um mich zu 
emanzipieren?
Ich glaube, es geht dabei nicht um das be-
wusste Andersmachen. Ich hatte nie den 
Bedarf, mich selber darzustellen. Das Mu-
sikmachen ist eben eine ewige Entwicklung. 
Als Jugendlicher haben mich auch einige 
großen Komponisten gar nicht interessiert. 
Ich hörte Mahlers erste Symphonie – und 
konnte mit ihr nichts anfangen! Mein einziger 
Gott war Beethoven. Wir haben seine Quar-
tette gespielt, seine Musik hat unsere Ideale 
geschult. Das erste Klavierkonzert von Liszt 
zum Beispiel hat mich furchtbar geekelt, ich 
fand es unglaublich vulgär. Bach, Beethoven, 
Mozart und Haydn – das war unsere Welt. 
Liszt haben wir sogar »das Brechmittel« ge-
nannt. Seine Musik schien uns unsauber und 
irgendwie krank. Nun, wir waren jung, wir 
sahen schwarz und weiß. Diese übertriebene 
Romantik, die Vereinfachung, all das kam uns 
damals irgendwie falsch vor. Ganz anders war 
das mit Bruckner. Aus irgendeinem Grund hat 
mich seine Musik immer fasziniert.
Mit Bruckner kommen Sie nun auch nach 
Dresden ...
Ja, er ist geblieben. Mein Blick auf Mahler 
und Liszt hat sich verändert, ich mag sie heu-
te. Bruckner aber war schon eine Jugendliebe, 
seine Musik hat mich ein ganzes Leben lang 
begleitet. Ich ging damals immer mit meinem 
drei Jahre älteren Bruder in die Konzerte, 
und als ich zum ersten Mal Bruckner hörte, 
schlenderten wir anschließend durch einen 
Park und versuchten, alle Themen nachzu-
singen. Zu Hause musste ich sie dann sofort 
aufschreiben, um diese großartige Musik zu 
analysieren. Später hörte ich Eugen Jochum, 
der in dieser Musik lange mein Ideal war. Jo-
chum war nüchterner als Furtwängler. Klar, 
mich begeisterte Furtwänglers Spannung, 
aber wenn man das ehrlich betrachtet, war 
Jochum näher an den Quellen. Und das machte 
mich neugierig. 
Ist es das, worum es am Ende geht: die Ent-
wicklung weg vom eigenen Ego, von der 
eigenen Idealisierung, hin zur eigentlichen 
Partitur?
Natürlich, am Anfang ging es mir doch genau 
so. Man kommt ja vor lauter Begeisterung in 
den jungen Jahren gar nicht dazu, die Dinge 
wirklich zu entdecken. Man ist so fasziniert 
von diesem Kosmos, dass man nur aufnimmt. 
Dass man sich die Frage stellt, worum es ei-
gentlich geht, kommt erst später. Bei mir ist 
es das aktive Musizieren gewesen, die Violin-
konzerte von Mozart und Beethoven. Als ich 
zu Max Bruch keinen Zugang fand, habe ich 
mich gefragt, warum das so ist. Heute finde 
ich dieses Konzert fantastische Musik!
Das hört sich an, als würden politische Sys-
teme oder der Zustand einer Gesellschaft die 
Musik weniger beeinflussen als die innere 
Auseinandersetzung des einzelnen Individu-
ums mit ihr. Ist die Entwicklung des Klanges 
wirklich eher eine persönliche Reise?
Ich glaube schon. Natürlich ist es für eine In-
terpretation nicht unwichtig, wie die Welt, die 
uns umgibt, tickt. Aber ich glaube, dass der 
Einfluss von Außen oft auch überschätzt wird. 
Musik, so wie ich sie begreife, entsteht nicht 
aus der Konfrontation mit dem Außen, nicht 
als Behauptung gegen etwas Konkretes, nicht 
als Mittel zum eigenen Zweck. Musik, wie ich 
sie begreife, führt nach innen. Für mich finden 
die größten Wandlungen auch nicht unbedingt 
in der Welt, sondern in unseren Köpfen statt. 
Klar, dass jeder Kopf auch von seiner Umwelt 
beeinflusst wird. Aber wenn wir die Musik 
ernst nehmen, ist die Frage ihrer Interpretati-
on eigentlich weniger, wie man mit ihr auf die 
Welt reagiert, sondern wie man ihrem eigent-
lichen Kern, ihrem Inneren auf den Grund 
gehen kann.
Das ist ein spannender Ansatz, bei dem ich 
aber nicht weiß, ob ich ihm folgen kann. 
Musik reagiert doch immer auf die Systeme, 
in denen sie existiert ....
Natürlich tut sie das. Aber die eigentlichen 
Revolutionen, was die Interpretationen be-
trifft, und darüber sprechen Sie ja, finden für 
mich eher in der Musikwissenschaft als in der 
politischen Umgebung statt. Sie ist für unse-
ren Blick auf den Klang mindestens so revo-
lutionär wie der Umsturz eines Systems. Ein 
Beispiel: Als der Bärenreiter-Verlag eine neue, 
kommentierte Beethoven-Edition herausgege-
ben hat, war das für mich eine wirkliche He-
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Trauermarsch, gibt es eine Stelle, in der wir 
immer ein Diminuendo gespielt haben – weil 
das angeblich so im Manuskript steht. Nun 
aber, in der kritischen Ausgabe, wurde plötz-
lich gesagt, dass Beethoven seine Akzente 
schludrig notiert hätte, und, ja, dass das, was 
aussieht wie ein Diminuendo in Wahrheit ein 
flüchtig notierter Akzent sei. So stand es dann 
auch in der neuen Ausgabe. Mich hat das ver-
anlasst, in den Handschriften nachzuschauen. 
Dort habe ich Stimmen gefunden, in denen 
Beethoven selber »Diminuendo« in Worten 
ausgeschrieben geschrieben hat ...
Aber Herr Blomstedt, im Ernst: sind diese 
Details wirklich so grundsätzlich?
Ich bitte Sie! Kein politischer Wandel hat 
die Deutung Beethovens so sehr beeinflusst 
wie diese kritische Ausgabe. Wir wollen als 
Musiker ja nicht einem System gefallen, son-
dern dem Komponisten gerecht werden. Und 
manchmal ist es nur ein kleines Zeichen, das 
unseren Blick auf die Struktur und den Aus-
druck eines Werkes, auf das, was Beethoven 
wollte, verändert: Der Unterschied zwischen 
einem Diminuendo und einem Akzent verän-
dert die Aussage des Stückes. Handelt es sich 
um den Ausdruck von Resignation oder um 
eine hoffnungsvolle Ankündigung? Natürlich 
könnte ich Beethoven so dirigieren, wie es sich 
für mich am schönsten anhört – und das tun 
ja auch viele Dirigenten. Aber das wäre keine 
wirkliche Herausforderung. Gerade wenn 
die alten Interpretationen besonders schön 
klingen, muss man den Mut haben, sich von 
seinen Vorbildern und vom Altbekannten zu 
befreien, wenn man Fehler entdeckt. Und ein 
Fehler ist für mich die Entfernung vom Kom-
ponisten. Vielleicht kannten sie die Quellen 
nicht so gut, vielleicht haben sie eher sich sel-
ber als Beethoven gedient. Wir müssen unser 
Wissen als Grundlage nehmen und innerhalb 
der Grenzen dessen, was unumstößlich ist, die 
Freiheit unserer Interpretation finden. Sonst 
wird die Musik willkürlich.
Einverstanden, das verstehe ich. Aber erlau-
ben Sie mir, noch einmal auf die Rolle von 
Musik und Politik zu sprechen zu kommen. 
Musiziert man in unterschiedlichen Syste-
men nicht anders? Wie war das, als Sie 1975 
in die DDR zur Staatskapelle nach Dresden 
gegangen sind?
Das Lustige ist, dass das wirklich gar nichts 
mit Politik zu tun hatte. Ich weiß nicht, was 
die Leute gedacht haben, ob sie mich für einen 
Kommunisten oder einen Verräter gehalten 
haben. Niemand hat mir das gesagt, und ich 
habe es auch nie gelesen. Die Dresdner hatten 
mir die Stelle ja bereits 1970 angeboten, aber 
ich konnte mich nicht überwinden, in dieses 
Land zu gehen. Niemand wollte etwas Poli-
tisches von mir, es ging auch nie um dieses 
Thema. Man ging viel geschickter vor: Mich 
haben am Ende die Menschen überzeugt 
und die Leidenschaft der Musiker. Wenn ich 
zu Gast war, haben sie mir die Silbermann-
Orgel in Freiberg gezeigt, sie haben mich in 
die Sächsische Schweiz gebracht, und der 
Solobratscher, Joachim Ullbricht, ist mit mir 
zu einem Augenarzt nach Döbeln gefahren, 
der jeden Sonntag in der Kirche Cello spielte. 
Ich ließ meine Augen von ihm kontrollieren, 
wohlgemerkt, in einer heimlichen Privatpra-
xis! Und wieder lernte ich eine dieser Inseln 
kennen: Egal, von welchem politischen Sys-
tem die Leute umgeben waren, es gab diese 
Menschen, die in der Musik und in der Kirche 
einen eigenen Raum gefunden hatten. So wie 
ich in meiner Kindheit. Das hat mich natürlich 
fasziniert. Und als dieser Augenarzt mir dann 
noch ein Autograph von Engelbert Humper-
dinck schenkte, war es um mich geschehen!
Politik spielte also nie eine Rolle?
Natürlich nicht. Obwohl ein westlicher Di-
rigent in Dresden sicherlich auch ein politi-
sches Experiment war. Aber ich persönlich 
habe etwas anderes erfahren. Heute weiß 
ich, dass die äußeren Umstände vielleicht ein 
Grund dafür waren, dass die Musik zu einem 
dieser existenziellen, magischen Räume wur-
de. Sie war irgendwie heilig. Und das Orches-
ter war eine dieser Inseln, auf der man Gleich-
gesinnte getroffen hat. Mich erstaunt bis 
heute, dass auf keinem unserer Konzerte im 
Ausland ein Musiker im Westen geblieben ist. 
Ich glaube, das hatte weniger mit der Politik 
zu tun als damit, dass alle diesen privilegier-
ten Raum der Kapelle schätzten. Die Musiker 
fühlten sich hier wohl, weil sie ihr Anderssein 
in der Gemeinschaft erlebten. 
Es wird viel darüber gesprochen, dass 
in dieser Zeit auch eine Abschottung des 
Orchesters stattfand. Ist das der Grund, 
warum die Kapelle den typischen Klang 
bewahren konnte?
Sicherlich fand in Dresden eine Art Abschot-
tung statt. In Wahrheit aber haben wir na-
türlich viel von Außen wahrgenommen. Ent-
scheidend war eher, dass auch die Musiker, 
die neu ins Orchester kamen, aus der gleichen 
Dresdner Schule stammten. Und dass sie 
innerhalb dieser kleinen Welt ähnliche Ideale 
gefunden haben. Eines dieser Ideale war der 
Stolz auf die eigene Tradition und Qualität.
Können Sie dafür ein Beispiel geben?
Ein bekannter Geiger kam einmal zu einer 
Probe, bat die Flöte, eine Phrase etwas anders 
zu spielen, hat noch einmal abgebrochen, 
und beim dritten Mal war das dann perfekt. 
Am nächsten Tag saß ein anderer Flötist 
im Orchester. Als der Geiger fragte, was 
passiert sei, antworteten ihm die Musiker: 
»Sie mussten gestern zwei Mal abbrechen, 
und es gehört zu unserer Ehre, Ihre Ideen 
beim ersten Mal umzusetzen.« Als ich diese 
Geschichte in Schweden erzählte, haben die 
Leute gesagt: »Ja, klar, diese Militärdiktatur! 
Typisch!« Aber sie hatten keine Ahnung. Das 
hatte nichts mit Politik zu tun, es war der 
Stolz eines Orchesters, einer Interpretation zu 
dienen. Dem Flötisten ist auch nichts passiert. 
Es ist dieser Selbstanspruch, der mich sehr 
fasziniert hat. Er hatte nichts mit einem poli-
tischen System zu tun: Diesen Ethos hatte die 
Kapelle schon vor der Nazi-Zeit, während der 
dunklen Jahre, in der DDR – und es bestimmt 
auch heute ihre Ernsthaftigkeit. Wer wirklich 
der Musik dient, kann nicht parallel einem 
System dienen – die Musik ist autonom.
Herr Blomstedt, Sie werden in Dresden auf 
das Gustav Mahler Jugendorchester treffen. 
Wie schätzen Sie die neue Musiker-Genera-
tion ein?
Ich glaube, dass die Ausgangslage dieser Mu-
siker ganz anders ist als zu meiner Zeit. Ihnen 
bleibt es erspart, in ein Orchester zu kommen, 
in dem die Musiker viel älter waren als ich. 
Sie musizieren von Beginn an mit einer ähn-
lichen Auffassung von Musik und haben die 
Begabung, alles sehr schnell aufzunehmen. 
Mich begeistert auch die musikalische Per-
fektion der einzelnen Musiker. Von der ersten 
Probe an geht es nicht mehr um Technik, son-
dern sofort um die Frage, einen gemeinsamen 
Klang zu finden. Diese Ausgangsposition ist 
für mich erstaunlich, sie hat eine ungeheure 
Kraft, und von dieser Kraft zehre ich. 
Sie selber sind inzwischen 88 Jahre – über-
legt man in diesem Alter auch, ob es noch 
irgendein Stück gibt, zu dem man die eige-
ne, endgültige Interpretation vorlegen will?
Für die Zeit des Menschen auf Erden gibt 
es ein Ende, für die Entwicklung der Musik 
sicherlich nicht. Natürlich, wenn man irgend-
wann älter wird, spürt man, dass der Punkt 
kommen wird, an dem man irgendwann nicht 
mehr in der Lage sein wird, gewisse Dinge 
zu tun. Dabei gibt es noch so vieles, was man 
noch erreichen will: Noch immer ist jedes 
Konzert nur die Vorbereitung auf das Über-
nächste. Man geht immer noch drei Schritte 
vor und einen Schritt zurück. Man hat ein Ide-
al vor Augen, dem man hinterher eilt. Nein, in 
der Musik gibt es keinen Schlusspunkt wie im 
Dasein auf Erden. Der Prozess der Entdeckun-
gen wird weitergehen, und jede Sekunde, in 
der ich daran teilhaben darf, erfüllt mich mit 
Freude.
Die Gläserne Manufaktur wird zum
 A
ls sich im vergangenen Juni 
Rudolf Buchbinder und die 
Staatskapelle in der Gläsernen 
Manufaktur von Volkswagen 
trafen und gemeinsam Mo-
zart-Konzerte musizierten, waren an zwei 
Abenden nicht nur jeweils 200 geladene 
Gäste dabei, sondern auch die Kameras von 
UNITEL, die die Konzerte für DVD und das 
ZDF mitschnitten. Vorab jedoch musste in 
der Produktion der Manufaktur ein passen-
des Aufnahmestudio installiert werden –  
in weißen Kitteln natürlich, so wie es sich 
gehört. Unser Fotograf Matthias Creutziger 
war dabei. 
Im kommenden Jahr treffen sich Rudolf 
Buchbinder und die Staatskapelle dann 
wieder. Anlass ist der 70. Geburtstag des 
Ausnahmepianisten, der in der Semper-
oper wie auch auf zahlreichen gemeinsa-
men Tourneekonzerten gefeiert wird.  
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Natürlich ist all das eine romanhafte 
Überhöhung, der Versuch, dieser musi-
kalischen Naturgewalt in Worten habhaft 
zu werden. Und Musiker-Freunde reden 
ganz anders über den Ausnahmepianisten 
Bronfman. Für seinen Freund, den Kol-
legen Emanuel Ax, ist »Fima«, wie Yefim 
Bronfman von seinen Vertrauten genannt 
wird, einfach ein »vollkommener Pianist«. 
Für den Dirigenten Esa-Pekka Salonen hat 
er »so viele Vorzüge, dass man sie gar nicht 
auflisten kann: seine grenzenlose Technik, 
seine Vielfältigkeit der Stile und diese Auf-
lösung der eigenen Person zu Gunsten des 
Komponisten. Nicht, dass Bronfman beim 
Spielen verschwindet, aber er schafft es, 
die Intentionen eines Komponisten zu fas-
sen und hörbar zu machen.«
Zuletzt ist Yefim Bronfman 2013 wäh-
rend der Osterfestspiele Salzburg gemein-
sam mit der Staatskapelle unter Christian 
Thielemann aufgetreten – nun wird er die 
neue Spielzeit mit seinen Auftritten als 
Capell-Virtous prägen. Das Publikum in 
Dresden wird neben sämtlichen Klavier-
konzerten von Beethoven in der Semper-
oper auch verfolgen können, wie sich 
Bronfman Stücke von Robert Schumann 
und Sergej Prokofjew zu eigen macht.
Yefim Bronfman wurde 1958 im russi-
schen Taschkent geboren, wanderte aber 
bereits als 15-Jähriger gemeinsam mit 
seinen Eltern nach Israel aus. Hier studierte 
er bei Rudolf Firkušný, Leon Fleisher und 
Rudolf Serkin und wurde vom Dirigenten 
Zubin Mehta entdeckt und gefördert. Bronf-
man folgte ihm in die USA und wurde hier 
schnell zu einem der gefeiertsten Pianisten. 
Er trat gemeinsam mit Leonard Bernstein 
» Wir können  
nicht sterben!«
Der neue Capell-Virtuos Yefim Bronfman ist nicht 
nur ein Klavier-Genie, sondern längst auch eine 
überlebensgroße Roman-Figur.
Jeder, der Bronfman hört, ist über-
wältigt von der archaischen Kraft seines 
Spiels, der technischen Präzision und der 
Emotionalität seiner Auftritte, die Philip 
Roth in Form von überhöhter Literatur 
beschreiben hat. Der Pianist selber sieht 
die Dinge etwas pragmatischer. »Vielleicht 
liegt ein Geheimnis darin«, sagt er auf die 
Frage, wie er es schafft, die unterschied-
lichen Stile so perfekt zu interpretieren, 
»die Sprache eines Werkes zu studieren, 
bevor man sich um die eigentlichen Noten 
kümmert.« Was er damit meint ist, dass es 
ihm immer – bei Beethoven ebenso wie bei 
Gegenwartskomponisten – darum geht, den 
Geist eines Werkes freizulegen, zum Kern 
seiner Aussage vorzustoßen, zur eigentli-
chen Sprache, zum Ausdruck, der in jedem 
Werk individuell angelegt ist.
Freitag, 4.9.2015, 19.30 Uhr
Samstag, 5.9.2015, 19.30 Uhr
Bukarest, Palace Grand Hall
Montag, 7.9.2015, 19.30 Uhr
Dienstag, 8.9.2015, 19.30 Uhr
Luzern, KKL
Donnerstag, 10.9.2015, 20 Uhr
Frankfurt, Alte Oper
Freitag, 11.9.2015, 20 Uhr











»Im Abendrot«  
»Malven«, Orchesterfassung von 
Wolfgang Rihm (2013) 
»Eine Alpensinfonie« op. 64
Programm II
Ludwig van Beethoven 
Klavierkonzert Nr. 3 c-Moll op. 37
Anton Bruckner 
Symphonie Nr. 6 A-Dur
Sonntag, 13.9.2015, 20 Uhr





Ludwig van Beethoven 
Klavierkonzert Nr. 3 c-Moll op. 37
Anton Bruckner 
Symphonie Nr. 6 A-Dur
Kostenlose Einführungen jeweils 45 Minuten vor Kon-
zertbeginn im Foyer des 3. Ranges der Semperoper
Und vielleicht stört es Bronfman auch 
deshalb, dass er von vielen auf das rus-
sische Repertoire festgelegt wird: »Ich 
glaube nicht, dass die Grenzen, in denen 
man geboren wurde, einen automatisch zu 
einem Spezialisten der Musik dieser Regi-
on machen.« Natürlich wird Bronfman in 
Dresden ebenfalls russisches Repertoire 
spielen, aber mindestens so spannend wird 
seine komplexe Begegnung mit sämtlichen 
Klavierkonzerten Beethovens, die er mit der 
Aufführung des dritten Klavierkonzertes 
eröffnen wird. Was wird Bronfman in die-
sem Stück, mit dem Beethoven zum ersten 
Mal ein fast symphonisches Solokonzert 
komponiert hat, als innere Sprache des 
Werkes vorstellen? Vielleicht Beethovens 
revolutionären Geist, mit dem er das Klavier 
aus den Salons in die Konzertsäle brachte? 
auf, arbeitet mit dem Cellisten Yo-Yo Ma 
zusammen und gab Konzerte mit seinem 
Mentor, dem Geiger Isaac Stern. Immer 
wieder gab Bronfman legendäre Konzerte 
mit den New Yorker Philharmonikern, von 
denen viele schon jetzt Musikgeschichte 
geschrieben haben. Inzwischen haben die 
größten Gegenwartskomponisten Werke für 
ihn komponiert: Bright Sheng, Marc-André 
Dalbavie, Jörg Widmann, Esa-Pekka Salo-
nen und Magnus Lindberg. 
 D
ann tritt Bronfman auf.« Mit 
diesem lapidaren Satz beginnt 
eine der eindrucksvollsten 
Konzertbeschreibungen der 
amerikanischen Literatur. Der 
Autor Philip Roth begeistert sich in seinem 
Buch »Der menschliche Makel« über einen 
Auftritt des Pianisten beim Musikfestival 
in Tanglewood: »Mr. Fortissimo«, schreibt 
er, »Yefim Bronfman sieht weniger aus wie 
einer dieser Leute, die das Klavier spielen, 
als wie einer dieser Typen, die es auf die 
Bühne hieven. Ich habe nie zuvor jeman-
den gesehen, der das Klavier bedient wie 
dieses kleine, unrasierte Fass, wie dieser 
russische Jude«, schreibt Roth und meint 
es liebenswürdig: »Als er fertig war, dachte 
ich, man müsste das Instrument entsorgen. 
Er hat es kaputt geschlagen. Was auch im-
mer in so einem Flügel steckt, mit seinen 
Händen hat er es zum Vorschein gebracht.« 
Selbst der Abtritt des Pianisten ist für den 
Autoren noch ein Phänomen: »Er nimmt 
alles mit, sein ganzes Feuer, diese Kraft 
des Prometheus, und unsere eigenen Leben 
schienen nun unsterblich. Niemand wird 
sterben, niemand – nicht, wenn Bronfman 
darüber entscheiden kann.«
Anthony Hopkins und Nicole Kidman übernahmen 
im Jahr 2003 die Hauptrollen in der Verfilmung von 
Philip Roths Roman »Der menschliche Makel«. 
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Die Staatskapelle feiert ihren Geburtstag 
mit einem Sonderkonzert in der Schlosskapelle. 
Und das soll von nun an Tradition werden.
 E
in Orchester ist mehr als eine 
Ansammlung von Menschen, 
die Musik machen. Und ein 
Konzert ist mehr als Töne, die 
im nächsten Augenblick schon 
wieder verklungen sind. Ein Orchester be-
schreibt auch immer den Soundtrack seiner 
Gesellschaft – die Geschichte einer Stadt, 
ihrer Umbrüche, ihrer Feier- und Trau-
erstunden. Die Sächsische Staatskapelle 
Dresden ist so ein Klangspeicher: Seit 467 
Jahren begleitet sie den Wandel Dresdens 
und Sachsens. Von der höfischen Metro-
pole im Jahre 1548, als das Orchester von 
Kurfürst Moritz von Sachsen gegründet 
wurde, über den 30-jährigen Krieg, die 
große Tradition der italienischen Oper bis 
zu den zwei Weltkriegen der Moderne. Das 
Orchester hat im Nationalsozialismus ge-
spielt, in der DDR und ist nach der Wende 
in der bundesrepublikanischen Gegenwart 
angekommen. Viele Entwicklungen waren 
homogen, andere wurden durch revoluti-
onäre Einschnitte vorangetrieben. Immer 
wieder mussten sich Musiker und Dirigen-
ten in einer neuen Wirklichkeit positionie-
ren, die sie umgab. 
Der Klang eines Orchesters entsteht 
nicht in jeder Generation neu, sondern 
befindet sich in einem dauerndem Wandel: 
Moden, lokale Ereignisse, internationale 
Einflüsse, politische Konstellationen und 
die jeweiligen Führungspersonen inner-
halb des Ensembles haben den ureigenen 
Kapell-Sound seit fast einem halben Jahr-
tausend geformt. Große Namen wie Hein-
rich Schütz, Johann Adolph Hasse, Carl 
Maria von Weber, Richard Wagner, Ernst 
von Schuch, Fritz Busch, Giuseppe Sinopoli 
oder Christian Thielemann haben das Or-
chester und seinen Ton immer wieder auf 
den Prüfstand gestellt. Wie wechselhaft ein 
Orchester dabei sein kann, zeigt schon der 
rasante Wandel des Repertoires: von der 
evangelischen Kirchenmusik zur katholi-
schen, von der italienischen Oper zur deut-
schen, von der Hofmusik zum Klang einer 
emanzipierten Demokratie. 
Mit dem Sonderkonzert am 22. Septem-
ber will die Staatskapelle nun regelmäßig 
eine Positionsbestimmung in eigener Sache 
vornehmen und den Klang von damals 
aus der Perspektive des Heute befragen. 
Zum Auftakt stehen deshalb Werke des 
Hofkapellmeisters Johann Adolf Hasse 
(1733-1763) und Kompositionen des aktu-
ellen Capell-Compositeurs György Kurtág 
auf dem Programm, ebenso wie Stücke von 
Antonio Vivaldi, dessen Weltruhm auch 
die Staatskapelle in Dresden berührte, die 
sogar einige seiner Werke uraufgeführt hat. 
Außerdem wir das Divertimento von Adolf 
Busch zu hören sein. 
Diese Beschäftigung mit der eigenen 
Geschichte innerhalb eines Konzertes, der 
Rückblick auf die Vergangenheit und seine 
Einordnung durch die Interpretation der 
Gegenwart soll nun jährlich bei einem Son-
derkonzert am 22. September, am Geburts-
tag der Sächsischen Staatskapelle Dresden, 
stattfinden.
Dienstag, 22.9.2015, 20 Uhr







Alessandro De Marchi DIRIGENT
Johann Adolf Hasse 
Ouvertüre zu »Cleofide«
György Kurtág 
»… a Százévesnek …« 
für kleines Streichorchester 
»Sinfonia breve per archi« 
für kleines Streichorchester 
Antonio Vivaldi 
Concerto g-Moll RV 577 
»Per l’Orchestra di Dresda«
Concerto F-Dur RV 568
Adolf Busch 
Divertimento für 13 Soloinstrumente op. 30
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2. SYMPHONIEKONZERT
die Unerbittlichkeit des Kampfes aller ge-
gen alle Musik geworden zu sein scheint.«
Tatsächlich gibt es kaum ein symphoni-
sches Werk, das erschütternder, trostloser, 
verzweifelter, trauriger klingt als diese 
Symphonie. Vom bedrohlich fortschreiten-
den Marsch im ersten Satz, der in einem 
Verzweiflungsschrei mündet, bis zum gro-
ßen Finale, einem Abgesang auf die Welt. 
Schlüssel aller mythologischen Über-
höhungen sind die drei Schicksalsschläge, 
die Mahler per Hammer im Finale donnern 
lässt. Besonders Mahlers Frau Alma las in 
dieser Symphonie die Vorboten des per-
sönlichen Schicksals Mahlers. Sie schrieb: 
»Kein Werk ist ihm so unmittelbar aus dem 
Herzen geflossen. Die Sechste ist sein aller-
persönlichstes Werk und ein prophetisches 
Die Staatskapelle interpretiert die sechste Symphonie 
von Gustav Mahler. Ein Werk, das mehr ist als Musik: Es 
ist der Soundtrack einer aus den Fugen geratenen Zeit.
Apocalypse now
obendrein.« Das Prophetische machte sie 
besonders an den drei Hammerschlägen 
fest, die für sie Vorboten der kommenden, 
privaten Schicksalsschläge waren, die 
Mahler bereits vorhergesehen hätte: den 
Tod ihres gemeinsamen Kindes (kurz zuvor 
komponierte Mahler bereits seine »Kinder-
totenlieder«), der Kritik und Beleidigung 
des jüdischen Komponisten durch sein 
Wiener Publikum. Und, ja, einige glauben 
auch, in diesem Finale bereits die Apoka-
lypse des Ersten Weltkrieges an die Tür 
klopfen zu hören. Gustav Mahler selber war 
sein kompositorischer Geniestreich schließ-
lich selber zu ungeheuerlich, er strich in 
einer Revision der Symphonie den letzten 
Schlag – aus Aberglaube. Erst posthum 
wurde er durch den Notenverlag wieder 
eingefügt. 
Ganz abwegig ist der Schicksals-Mythos 
nicht. Mahler komponierte seine Sympho-
nien in der absoluten Stille seines Kompo-
nierhäuschens auf der Alm, den Kindern 
wurde verboten zu spielen, der Künstler 
brauchte absolute Ruhe. Während er in die-
sem Klangvakuum saß, ließ er den Sound 
der Welt Revue passieren, der in den auf-
geheizten Metropolen zum Krach wurde. 
Die Welt, die ihn umgab, tanzte gerade auf 
dem Vulkan. Nicht nur, dass gerade der BH 
Sonntag, 27.9.2015, 11 Uhr
Montag, 28.9.2015, 20 Uhr





Symphonie Nr. 6 a-Moll »Tragische«
Kostenlose Einführungen jeweils 45 Minuten 
vor Konzertbeginn im Foyer des 3. Ranges  
der Semperoper
des Kontrafagotts – und 
natürlich das Horn, dem 
Mahler in dieser Sympho-
nie ein Denkmal kompo-
niert hat. 
Wohl keine ande-
re seiner Symphonien 
wurde mythologisch so 
sehr aufgeblasen wie die 
Sechste. In keine so viel 
hineingeheimnisst. Sie 
bleibt bis heute ein Rätsel 
ohne Schlüssel. Trotz 
ihrer weitgehend klassi-
schen Form stehen wohl 
hinter kaum einem ande-
ren Werk Mahlers so viele 
Fragezeichen wie hinter 
der »Tragischen«.
Berits der Titel ist unklar. Sicher ist, 
dass der Beiname nicht von Mahler selbst 
stammt. Ebenso sicher ist aber auch, 
dass er ihn nicht zu stören schien – auf 
jeden Fall erhob der Komponist keinen 
Einspruch, als sich der Beiname bei der 
zweiten Aufführung dieses Werkes, die von 
Mahler geleitet wurde, ins Programmheft 
schlich. In die eigentliche Partitur hat Ma-
ler diesen Untertitel aber nie nachgetragen.
Dabei ist der Titel »Tragische« durchaus 
sinnstiftend. Der Dirigent Bruno Walter 
sagte einmal: »Die Sechste ist ein Werk von 
ausgesprochen pessimistischer Grundrich-
tung, ihre Grundstimmung stammt vom 
bitteren Geschmack im Trank des Lebens, 
sie sagt ein emphatisches ›Nein‹ und sagt 
es vor allem in ihrem letzten Satz, in dem 
erfunden wurde, die sexuelle Freizügigkeit 
ihren Siegeszug begann, die Truppen al-
ler Nationen machten auf den Straßen der 
Städte mobil, etwas Übervolles, Aufgela-
denes lag in der Luft: die Welt ein tosender 
Rummelplatz.
In seinen Symphonien hat Gustav Mah-
ler diesen Irrsinn immer wieder in Musik 
umgesetzt. In der Stille seiner Komponier-
hütte versuchte er die Stimmung seiner 
Zeit in Töne zu gießen. Und diese Zeit war 
aufgewühlt, verrückt, wahnsinnig. So gese-
hen stimmt die sechste Symphonie, gerade 
wegen ihrer äußerlichen Ordnung und dem 
Rekurs auf die Kompositions-Tradition, 
einen Abgesang der bestehenden Welt an, 
deren musikalische Grenzen von innen 
gesprengt zu werden drohen. 
Dass Gustav Mahlers sechste Sym-
phonie nun endlich mal wieder auf dem 
Programm der Staatskapelle Dresden steht, 
war überfällig. Nicht nur, weil das Orches-
ter, ebenso wie Mahler selbst, in seinem 
Alltag den Spagat von Oper zur Symphonie 
stemmt, sondern auch, weil unsere Welt 
gerade mal wieder ein wenig aus den Fu-
gen geraten zu sein scheint – und es sich 
lohnt, genau hinzuhören, gerade im Chaos 
der Dinge.
 A
us irgendeinem Grund stand 
eine der spannendsten Sym-
phonien, Gustav Mahlers 
Sechste, in der 467-jährigen 
Geschichte der Staatskapelle 
nur selten auf dem Programm. Dabei ist 
sie eines der wohl rätselhaftesten Werke 
des Komponisten. Ihr Untertitel verrät 
große Melancholie: »Die Tragische«. Wenn 
Myung-Whun Chung nun im 2. Symphonie-
konzert den Taktstock hebt, wird er diesem 
Rätsel auf den Grund gehen. 
Mahler hat diese Symphonie zwischen 
1903 und 1905 komponiert. Damals war er 
als Hofoperndirektor in Wien gerade dabei, 
das Haus zu modernisieren. Er holte Künst-
ler der Secession, unter anderem den Büh-
nenbildner Alfred Roller, mit dem gemein-
sam er später Operngeschichte schrieb. Er 
führte Stücke auf, die für Skandale gesorgt 
haben, und hatte nur kurz zuvor seine Zu-
hörer mit der unkonventionellen fünften 
Symphonie geschockt. Das Folgewerk indes 
fand beim Publikum Gefallen, auch, weil 
Mahler zur klassischen, symphonischen 
Form, zu vier Sätzen, zurückkehrte, weil er 
das Bekannte als Schablone nutzte, um es 
mit Unerhörtem zu füllen. 
In der Behandlung des Instrumenta-
riums ist Mahler nach wie vor radikal, er 
tüftelt weiter an neuen Klang-Effekten: 
die Soloflöte, die aus unendlichen Fernen 
grüßt, das erste Auftreten der Es-Klarinette 
mit ihren grotesken Figuren, die Oboe, die 
plötzlich im mittleren Register das Gesche-
hen an sich reißt, die Schmerzensseufzer 
des Fagotts, die fast bizarren Einwürfe 
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 D
ieses ist die Geschichte eines 
Komponisten, eines Orches-
ters und eines der größten 
Werke der Musikgeschichte. 
Ein Abenteuer von der Urauf-
führung bis zu seiner erneuten Aufführung 
100 Jahre später.
Richard Strauss, die Staatskapelle 
Dresden und die »Alpensinfonie« sind eng 
miteinander verbunden – es geht um die 
Entstehung der Musik, um seine Interpre-
tation, um verschollene Noten und um eine 
abenteuerliche Suche alter DDR-Aufzeich-
nungen. Vor genau 100 Jahren hat Richard 
Strauss der Staatskapelle Dresden sein 
neuestes Werk gewidmet. Die »Alpensinfo-
nie« sprengte in ihrer Opulenz alle bislang 
bekannten Dimensionen. Ein klingendes 
Naturspektakel, das viel mehr als die Idylle 
der Bergwelt darstellt. Die »Alpensinfonie« 
ist auch Sinnbild für die Aufgewühltheit der 
menschlichen Seele in einer Zeit, da sich 




heranzukommen. Der Verlag Leuckart stell-
te der Staatskapelle neues Dauerleihmate-
rial zur Verfügung, die Einrichtung konnte 
übertragen und somit gerettet werden. Das 
alte Material musste aber zurückgegeben 
werden. Am 14. September 2014 schließ-
lich erhielt Agnes Thiel via Telefon die sen-
sationelle Nachricht, dass im alten Verlags-
gebäude das alte DDR-Material eindeutig 
identifiziert werden konnte, es lag sogar 
noch ein Lieferschein aus Dresden bei! Mit 
Unterstützung der inzwischen verstorbenen 
Dr. Salome Reiser (Strauss-Edition) und von 
Dr. Ortrun Landmann wurde dieses Mate-
rial der Notenbibliothek der Staatskapelle 
übereignet – eine Rekonstruktion der eige-
nen Klanggeschichte und ihre Fortschrei-
bung in die Gegenwart ist wieder möglich.
Wenn Christian Thielemann nun das 
Sonderkonzert zum 100. Jubiläum der 
Uraufführung dirigieren wird, ist es also 
nicht nur eine Erinnerung an die intensive 
Zusammenarbeit und Freundschaft zwi-
schen Richard Strauss und der Staatskapel-
le, sondern gleichzeitig auch eine Feier der 
Kapell-Tradition und des Kapell-Klanges: 
Kein anderes Orchester ist der »Alpensinfo-
nie« so lange und so eng verbunden wie die 
Staatskapelle Dresden. Das Werk ist mehr 
Mittwoch, 21.10.2015, 20 Uhr
Semperoper Dresden
Dienstag, 27.10.2015, 20 Uhr
Berlin, Philharmonie
SONDERKONZERTE  




Wolfgang Amadeus Mozart 
Klavierkonzert B-Dur KV 595
Richard Strauss 
»Eine Alpensinfonie« op. 64
SONDERKONZERTE 100 JAHRE »EINE ALPENSINFONIE«
Ursprünglich wollte Strauss das Werk 
seinem Lieblingsdirigenten widmen: dem 
Dresdner Kapell-Chef Ernst von Schuch. 
Dieser hatte den jungen Komponisten 
schon früh gefördert, glaubte an seine 
Opern, als andere Orte sie noch als Skan-
dale ablehnten. Es war auf Schuchs Betrei-
ben, dass die Kapelle zunächst Strauss’ 
Oper »Feuersnot«, dann »Salome« und 
»Elektra« und später den »Rosenkavalier« 
uraufgeführt hat. Aber Schuch starb 1914, 
und Strauss erwies seinem »allertreuesten 
Leibdirigenten« mit einem berührenden 
Nachruf die letzte Ehre. Die »Alpensin-
fonie« widmete er dann der Königlichen 
musikalischen Kapelle und dem Grafen 
Nicolaus von Seebach, dem damaligen »Ge-
neraldirector« der Dresdner Hofoper.
Trotz der Widmung fand die Urauffüh-
rung nicht an der Elbe, sondern in Berlin 
statt – unter der Leitung des Komponisten. 
Grund des Ortswechsels war das giganti-
sche Instrumentarium, das Strauss für sein 
neuestes Werk brauchte: »Im Gewitter ist 
eine große, volle Concertorgel Haupterfor-
derniß«, schrieb er. Und dabei hatte der 
Komponist eine spezielle Orgel vor Ohren: 
jene in der Berliner Philharmonie. Aber 
schon zwei Tage nach der Uraufführung 
reiste Strauss gemeinsam mit der damali-
gen Hofkapelle zurück nach Dresden, um 
dem hiesigen Publikum sein neues Werk 
vorzustellen. 
Seither ist die »Alpensinfonie« so et-
was wie die »Hausmusik« der Kapelle 
geworden. In fast allen Formationen des 
Orchesters wurde sie seit der Urauffüh-
rung gespielt, stand immer wieder auf dem 
Programm. Die Noten, aus denen gespielt 
wurde, füllten sich mit Einzeichnungen, in 
denen die Musiker der Kapelle ihren urei-
genen Klang manifestierten. Und hier nun 
beginnt ein musikhistorischer Krimi: Zu 
Zeiten der DDR hat das Orchester stets auf 
das gleiche Noten-Leihmaterial zurückge-
griffen, das von der Leipziger Verlagsnie-
derlassung des italienischen Verlagshauses 
Ricordi für Leuckart verwaltet wurde. Es 
waren die einzigen Orchester-Noten der 
»Alpensinfonie«, die in der DDR zugänglich 
waren. Nach der Wende wurde die Filiale 
aufgelöst und die Verlagsrechte im verein-
ten Deutschland neu geordnet. Alle Mitar-
beiter waren gegangen, niemand wusste, 
wo die alten Noten mit den Einzeichnungen 
der Kapell-Musiker waren. Die Art und 
die Einrichtung, mit der das Orchester die 
»Alpensinfonie« gespielt hatte, schien für 
immer verloren zu sein.
Doch Agnes Thiel, die Leiterin der 
Notenbibliothek der Staatskapelle, hat 
recherchiert. Im Jahr 1993 gelang es ihr 
nach mehrmonatiger Suche und über völlig 
ungeklärte Zuständigkeiten, unter Mithil-
fe des Liegenschaftsamtes an die in der 
ehemaligen Verlagsfiliale lagernden Noten 
als ein Breitbildsound der Bergwelt, mehr 
als eine dramatische Postkarte mit spek-
takulärer Naturbeschreibung. Über zehn 
Jahre trug Strauss die Idee, Musik über 
die Berge zu schreiben, mit sich herum. 
Aber letztlich sind die Berge und die Na-
turspektakel, die in der Musik stattfinden, 
für Strauss nur Metaphern. Als er das Werk 
komponierte, las er gerade die philoso-
phischen Schriften Nietzsches (von denen 
er den »Zarathustra« ja komponierte). Zur 
»Alpensinfonie« schwebte ihm nun ein 
anderes philosophisches Traktat des ex-
zentrischen Denkers vor. »Ich will«, schrieb 
Strauss einmal, »meine Alpensinfonie: den 
›Antichrist’‹ nennen, als da ist: sittliche Rei-
nigung aus eigener Kraft, Befreiung durch 
die Arbeit, Anbetung der ewigen herrlichen 
Natur.« Auf den provokanten Titel verzich-
tete Strauss schließlich, und bis heute wird 
unter Musikwissenschaftlern gestritten, 
wie viel Nietzsche tatsächlich in der Musik 
schlummert. Sicher ist: Neben den monu-
mentalen Bergen beschreibt Strauss auch 
die gewaltigen, psychologischen Gefühls-
welten eines Menschen, das Ringen mit 
sich selbst, mit der Urgewalt des eigenen 
Denkens.
 EINE GROSSE 
 BERGPARTIE
 Über eine Wanderung in die Berge schrieb Richard Strauss in einem 
Brief am 26.8.1879 folgenden Brief:
Neulich machten wir eine große 
Bergpartie auf den Heimgarten, an 
welchem Tage wir 12 Stunden gingen. 
(...) Sodann stiegen wir bei Laternen-
schein in stockfinsterer Nacht auf u. 
kamen nach 5 stündigen Marsche am 
Gipfel an. Dort hat man eine herrliche 
Aussicht. (...) Dann stiegen wir auf 
der andern Seite hinab, um nach Wal-
chensee zu kommen, verstiegen uns 
jedoch u. mußten in der Mittagshitze 
3 Stunden ohne Weg herumklettern 
(...). Schon auf dem Wege daher hatte 
uns ein furchtbarer Sturm überfallen, 
der Bäume entwurzelte u. uns Steine 
ins Gesicht warf. (...) Der Kochelsee, 
ein sehr romantischer, schöner See 
warf ungeheure Wellen, so daß an eine 
Überfahrt nach dem gegenüber liegen-
den Schlehdorf nicht zu denken war 
(...) Die Partie war bis zum höchsten 
Grad interessant, apart u. originell. 
Am nächsten Tage habe ich die ganze 
Partie auf dem Klavier dargestellt. 
Natürlich riesige Tonmalereien u. 
Schmarrn (nach Wagner).
Vor 100 Jahren widmete Richard Strauss der Kapelle 
die »Alpensinfonie« – erst jetzt tauchten  
die Noten-Originale aus DDR-Zeiten  
wieder auf.
Stimmmaterial der Es-Klarinette 
mit handschriftlichen Eintragungen 
aus dem Jahr 1948!
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3. SYMPHONIEKONZERT
 F
ür einen Komponisten ist es 
nicht unwichtig, wohin in einem 
Gesamtgefüge er seine Noten 
setzt. Es gibt unendlich viele 
Möglichkeiten – einige sind 
auf Grund von Serien, Harmonien oder 
Rhythmen vorhersehbar, andere willkür-
lich oder unerwartet. Komponisten, die 
nur überraschen wollen, scheitern oft, da 
eine innere Struktur der Werke verloren zu 
gehen droht, wenn das Erstaunenwollen die 
Macht beim Komponieren übernimmt. Bei 
György Kurtág ist das anders: Seine Werke 
sind streng organisierte Mikrokosmen. Bis 
auf die Knochen abgespeckte Musik, Mini-
aturen, in denen sich der Klang fast auflöst. 
Ihr Leben erhalten sie von ihren inneren 
Spannungen und der genauen, da sparsam 
eingesetzten, und umso wirkungsvolleren 
Überraschung. So verblüfft Kurtág unsere 
Ohren immer wieder. Es ist die eine, wohl-
gesetzte Note an einem ungewöhnlichen 
Ort, die das Ganze immer wieder in Frage 
stellt, die eine Konstruktion torpediert, 
droht, sie aufzulösen. Und, ja, vielleicht ist 
es sogar das, was die Musik dieses Ausnah-
mekomponisten so unwiderstehlich macht: 
Sie schmunzelt andauernd, während sie 
ewig Abschied nimmt.
In dieser Saison ist György Kurtág 
Capell-Compositeur, und die Staatskapelle 
hat die Möglichkeit, die Vielfältigkeit seines 
Schaffens von unterschiedlichen Seiten zu 
beleuchten. Viele Musikwissenschaftler 
sehen in Kurtág einen gegenwärtigen An-
ton Webern. Auch der Meister der Zweiten 
Wiener Schule versuchte stets größtmögli-
che Erfahrungswelten durch ein möglichst 
kleines musikalisches Material zu öffnen. 
Aber anders als Webern ist Kurtág kein 
orthodoxer Gläubiger der strengen Form. 
Im Gegenteil: Dialektik, der Spaß am Spiel, 
das Surreale, die Verwunderung, das Stau-
nen sind seiner Musik eingeschrieben. »Der 
Mönch, der in seinen Stücken das Fleisch 
tötet«, nennen Kritiker ihn oft und über-
hören dabei, dass es gerade das Fleisch 
Der geniale, 
musikalische Mönch
György Kurtág ist 
der diesjährige 
 Capell-Compositeur. 
Seine Werke sind 
Mikrokosmen 
unserer komplexen 
Welt und spielen 
mit der all zu 
mensch lichen 
Verblüffung.
zu finden – und inspirierte seine Musik. 
Das Werk »Grabstein für Stephan« für Gi-
tarre und Instrumentengruppen, das im 
3. Symphoniekonzert aufgeführt wird, ist 
Kurtágs Hommage an den Ehemann der 
Psychologin. 
Aber auch von der Literatur hat Kurtág 
sich immer wieder inspirieren lassen, be-
sonders von der Lektüre Kafkas. Ja, man 
könnte sagen, dass Kurtág den Kafka-Kos-
mos erst zum Klingen gebracht hat. Nicht 
nur in seinem Meisterwerk, den »Kafka-
Fragmenten«. Sie sind ein Beispiel für das 
Surreale – gespickt mit Zitaten jüdischer 
Folklore –, mit denen er Erinnerungswelten 
aktiviert. Ähnlich geht er auch in seinem 
Oeuvre »Metamorphosen« vor, in denen 
sich György Kurtág musikalisch zu einer 
Art Käfer wie Gregor Samsa verwandelt. 
Freitag, 23.10.2015, 20 Uhr
Samstag, 24.10.2015, 11 Uhr




Frank Peter Zimmermann VIOLINE
György Kurtág 
»Grabstein für Stephan« op. 15c 
für Gitarre und Instrumentengruppen
Dmitri Schostakowitsch 
Violinkonzert Nr. 2 cis-Moll op. 129
Pjotr I. Tschaikowsky 
Symphonie Nr. 4 f-Moll op. 36
Kostenlose Einführungen jeweils  
45 Minuten vor Konzertbeginn im Foyer 
des 3. Ranges der Semperoper
Während viele seiner Kollegen in den 
50er- und 60er-Jahren in den Westen über-
siedelten und zu Stars der Komponisten-
szene wurden, blieb der eher bescheidene 
György Kurtág lieber in Budapest, wo er 
noch heute an der Franz-Liszt-Musikaka-
demie unterrichtet. Lange galt der Musiker 
nur als Geheimtipp – inzwischen wissen 
wir: Kurtág ist einer der wenigen Kompo-
nisten, die es schaffen, die Komplexität 
einer modernen Gegenwart in zwar kom-
plexe, aber minimale und überschaubare 
Formen zu bringen. 
Wer seinen Vorlesungen lauscht, hört 
oft Sätze wie diesen von ihm: »Musik ist 
wie eine Sprache. Es muss zunächst einmal 
darum gehen, ihre Struktur, ihr System zu 
verstehen, um sie so effektiv wie möglich 
anwenden zu können. Musik ist nichts an-
deres als das Sprechen – und ihr Geheim-
nis ist die Syntax.« Aber Musik ist für Györ-
gy Kurtág gleichzeitig mehr als die theore-
tische Konstruktion des Ausdruckes. Nicht 
umsonst heißt eines seiner berühmtesten 
Werke »Játékok« (Spiele). Kurtág ist nicht 
nur Denker, Tüftler, System-Konstrukteur, 
sondern auch ein großer Spieler, ein homo 
ludens des Klanges, ein Verwirrer unserer 
Ohren.
So puristisch und reduziert seine Musik 
zuweilen klingt, so klar wird, wenn man 
dem Menschen György Kurtág begeg-
net, woher seine entfesselnden, zutiefst 
menschlichen, die melancholischen und 
dennoch lebensfrohen Töne in seiner Musik 
stammen. Eine seiner größten Inspirations-
quellen ist seine Frau Márta: »Meine Frau 
ist die erste Instanz meiner Kompositio-
nen«, sagt er selber, »vielleicht versteht 
sie meine Kompositionen besser als ich.« 
Und dann räumt er auch mit dem Mythos 
des asketischen Musik-Mönches auf. »Zwei 
Dinge sind in meinem Leben von besonde-
rer Bedeutung«, sagt er: »Das Komponieren 
und das Liebe machen mit meiner Frau.«
ist, das allzu Menschliche, was Kurtágs 
Kompositionen ihr unfassbares Leben 
einhaucht. »Man muss sein Leben für die 
Musik geben«, sagt er selber, »da muss Blut 
drin’ sein, sonst geht es nicht.« 
György Kurtág wurde 1926 in Lugos, in 
Rumänien, geboren, siedelte aber bereits 
mit 20 Jahren nach Budapest über und gilt 
heute neben György Ligeti als einer der 
bedeutendsten ungarischen Komponisten. 
Ligeti selber lobte den Freund und Kollegen 
wegen der »inneren Konzentration« seiner 
Werke und für die »Subtilität seiner Ges-
ten«. 
Wenn die Staatskapelle in den nächsten 
Monaten die Werke von György Kurtág 
proben wird, wissen die Musiker, dass sie 
Präzisionsarbeit erwartet: Der Mann ist ein 
Perfektionist. Dirigenten, Sänger, Solisten – 
sie alle haben Kurtágs Liebe zum Detail 
bereits kennengelernt. Allein ein Blick in 
seine Partituren zeigt, dass er nichts dem 
Zufall überlässt, außer dem, was er als 
Zufall in seinen Noten bereits angelegt 
hat. Jede Phrase, jedes Tempo, jeder Aus-
druck werden von ihm vorgegeben. Und 
es kommt schon einmal vor, dass sich der 
Komponist in die Interpretationen seiner 
Werke verbeißt, bis seine Frau Márta für 
etwas Entspannung sorgt, ihm liebevoll auf 
die Schulter fasst und ihm ins Ohr flüstert: 
»Also ich fand das jetzt schon ganz gut.« 
In diesen Momenten wird der alte Meister 
wieder milde.
Als Jude, der unter den Nazis verfolgt 
wurde, erlebte Kurtág nach dem Krieg, 
besonders in Frankreich, das neue Licht 
einer offenen, sich wandelnden, aber stets 
das Vergangene befragenden Kulturwelt. 
Kurtág ist der melancholische Lyriker 
unter den Komponisten. Als er 1956 nach 
der ungarischen Revolution nach Paris 
kam, depressiv und orientierungslos, als 
er gemeinsam mit Messiaen und Milhaud 
studierte, traf er auch die Psychologin 
Marianne Stein. Sie half ihm, die Augen 
zu öffnen, wieder Fuß zu fassen, Themen 
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1. AUFFÜHRUNGSABEND
Montag, 24.8.2015, 20 Uhr
Frauenkirche Dresden






Symphonie Nr. 8 c-Moll
Freitag, 4.9.2015, 19.30 Uhr
Samstag, 5.9.2015, 19.30 Uhr 
Bukarest, Palace Grand Hall
Montag, 7.9.2015, 19.30 Uhr
Dienstag, 8.9.2015, 19.30 Uhr
Luzern, KKL
Donnerstag, 10.9.2015, 20 Uhr
Frankfurt, Alte Oper
Freitag, 11.9.2015, 20 Uhr












»Malven«, Orchesterfassung von 
Wolfgang Rihm (2013) 
»Eine Alpensinfonie« op. 64
Programm II
Ludwig van Beethoven
Klavierkonzert Nr. 3 c-Moll op. 37
Anton Bruckner
Symphonie Nr. 6 A-Dur
Sonntag, 13.9.2015, 20 Uhr






Klavierkonzert Nr. 3 c-Moll op. 37
Anton Bruckner
Symphonie Nr. 6 A-Dur
Jeweils 45 Minuten vor Konzert-
beginn kostenlose Einführungen 
im Foyer des 3. Ranges







für Streichorchester op. 34a Nr. 7
»Brefs messages« 
für kleines Ensemble op. 47
György Ligeti 
»Hamburgisches Konzert« 
für Horn und Kammerorchester 
Joseph Haydn 
Symphonie G-Dur Hob. I:94 
»Mit dem Paukenschlag«
Dienstag, 22.9.2015, 20 Uhr











»… a Százévesnek …« 
für kleines Streichorchester 
»Sinfonia breve per archi« 
für kleines Streichorchester 
Antonio Vivaldi
Concerto g-Moll RV 577 
»Per l’Orchestra di Dresda«
Concerto F-Dur RV 568
Adolf Busch
Divertimento für 
13 Soloinstrumente op. 30
Sonntag, 27.9.2015, 11 Uhr
Montag, 28.9.2015, 20 Uhr





Symphonie Nr. 6 »Tragische«
Jeweils 45 Minuten vor Konzert-
beginn kostenlose Einführungen 
im Foyer des 3. Ranges




Im Rahmen der 
Richard-Strauss-Tage 
der Semperoper
Programm und Mitwirkende werden 
auf staatskapelle-dresden.de 
bekannt gegeben.
Mittwoch, 21.10.2015, 20 Uhr
Semperoper Dresden









Klavierkonzert B-Dur KV 595
Richard Strauss
»Eine Alpensinfonie« op. 64
Freitag, 23.10.2015, 20 Uhr
Samstag, 24.10.2015, 11 Uhr




Frank Peter Zimmermann VIOLINE
György Kurtág
»Grabstein für Stephan« op. 15c für 
Gitarre und Instrumentengruppen
Dmitri Schostakowitsch
Violinkonzert Nr. 2 cis-Moll op. 129
Pjotr I. Tschaikowsky
Symphonie Nr. 4 f-Moll op. 36
Jeweils 45 Minuten vor Konzert-
beginn kostenlose Einführungen 
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für Streichorchester op. 34a Nr. 7
»Brefs messages« 
für kleines Ensemble op. 47
György Ligeti 
»Hamburgisches Konzert« 
für Horn und Kammerorchester
Joseph Haydn 




Der Solohornist der Staatskapelle, Jochen 
Ubbelohde, spielt im 1. Aufführungsabend das 
»Hamburgische Konzert« von György Ligeti – 
ein Porträt.
 I
ch habe gehört, dass Sie die ›Alpen-
sinfonie‹ zum ersten Mal spielen?« 
Mit diesem Satz begrüßte Giuseppe 
Sinopoli den jungen Hornisten Jochen 
Ubbelohde vor der ersten Probe. Ubbe-
lohde war damals Einspringer auf einer 
Tournee der Staatskapelle. Er war sich nicht 
sicher, ob alles klappen würde. Aber dann 
kam Sinopoli: »Sagen Sie mir einfach, wel-
che Stellen wir proben sollen. Das schaffen 
wir schon, Sie haben mein Vertrauen.« Da 
wusste der Hornist, dass die Kapelle ein 
Orchester ist, in dem er spielen will. 
Als Ubbelohde 1974 in Karlsruhe gebo-
ren wurde, war Dresden – nicht nur durch 
den eisernen Vorhang – weit weg. »Ich 
habe mich erst einmal in Nürnberg und 
Frankfurt freigespielt«, sagt er. »Damals 
war es für mich unvorstellbar, die Stelle des 
großen Kapell-Hornisten Peter Damm an-
zutreten – ich dachte, dass ich da gar nicht 
reinpasse.« Aber sein Studienkollege, Julius 
Rönnebeck, der bereits Kapell-Musiker 
war, begeisterte Ubbelohde vom Geist des 
Orchesters, und nach der Tournee gewann 
er das Probespiel. Seither ist er Solohornist 
der Staatskapelle. Im 1. Aufführungsabend 
wird er nun als Solist mit György Ligetis 
»Hamburgischem Konzert« zu hören sein.
»Dieses Stück ist unglaublich komplex«, 
sagt Ubbelohde, »der Interpret muss alle 
Klangspektren ausloten. Auch die Beset-
zung des Orchesters ist mit u.a. vier Na-
turhörnern außergewöhnlich. So ein Stück 
kann man nur auf das Programm setzen, 
wenn alle Be teiligten dazu bereit sind, in-
tensiv zu proben.« Und tatsächlich haben 
Ubbelohde und seine Kollegen sich bereits 
vor der Sommerpause vorbereitet. Dass sie 
sich ausgerechnet Ligeti ausgesucht haben, 
ist ein persönliches Anliegen des Hornis-
ten: »Wir haben ja schon sein Trio aufge-
führt, das mich nach wie vor begeistert und 
mich neugierig gemacht hat auf das Horn-
konzert. Dieses hat Ligeti meiner Lehrerin 
Prof. Marie-Luise Neunecker gewidmet 
und zusammen mit ihr erarbeitet.« Und so 
steht Ubbelohde regelmäßig in Verbindung 
mit seiner ehemaligen Professorin, um so 
nahe wie möglich an den Intentionen des 
Komponisten zu sein. »Trotzdem bleibt ein 
solches Werk eine Herausforderung: Man 
muss sich bei Ligeti Zeit nehmen, um sich 
in seine Tonsprache hineinzuhören.«
Aber die Ausdauer ist eines der großen 
Hobbys des Hornisten. Lange ist er Mara-
thon gelaufen, heute hat er, gemeinsam mit 
seiner Frau, zum Triathlon gewechselt – 
und seine drei Kinder sind auch schon 
vom Sport-Virus infiziert. Ubbelohde läuft, 
schwimmt und radelt auf der olympischen 
Strecke. »Der Sport ist eine perfekte Mög-
lichkeit zum Abschalten«, sagt er, »aber 
ich merke auch, wie er das oft aufregende 
Leben eines Musikers, der auf den Punkt 
konzentriert sein muss, einfacher macht.«
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 M
it einem liegt Richard 
Strauss mehr denn je 
im Trend: Bei ihm muss 
sich niemand um die 
Frauenquote sorgen. 
Seine Operndamen, nicht die Herren, tra-
gen die großen inneren Konflikte aus und 
wurden von ihrem Komponisten mit den 
waghalsigsten und dabei atemberaubends-
ten Melodieläufen aufwändig ausgestaltet. 
Für die Männer hingegen entstanden kaum 
effektvolle, dafür gerade für die hohen 
Stimmen – es hält sich die Legende, dass 
Strauss besonders die Tenöre auf dem Kie-
ker hatte – fast bösartig halsbrecherische 
und dabei kurze Partien, mit denen es sich 
bis auf wenige Ausnahmen wenig glänzen 
lässt.
Ladies first!
»Elektra«, »Arabella« und Soile Isokoski 
bei den Richard-Strauss-Tagen
innerung an die Gräueltat auf, verklärt den 
Vater zum Helden und füllt Elektras ganzes 
Wesen mit nur einem Drang: Rache. Doch 
was bleibt, wenn der ersehnte Bruder Orest 
den Vergeltungsschlag geführt hat? Regis-
seurin Barbara Frey inszeniert eine Fami-
lientragödie, in der die Figuren in ihrem 
inneren Labyrinth gefangen sind, in der 
die Schrecken des Geschehenen jegliche 
Hoffnung auf Versöhnung und ein Morgen 
längst erstickt haben. Metallisch scharf, 
schneidend und in einer halsbrecherisch 
hohen Tessitura führt Elektra in anderthalb 
Stunden ihren Kampf gegen sich selbst und 
mit einem fast hundertköpfigen Orchester. 
Iréne Theorin, die an der Semperoper u.a. 
mit einer ähnlich kompromisslosen Dame – 
Turandot – bereits zu Gast war, stellt sich 
hier einer der extremsten Frauenfiguren 
der Opernliteratur in ihrem Hass auf die 
Mutter, die erneut von Waltraud Meier 
interpretiert wird. Für die Sängerinnen 
wird es ein Wiedersehen, nachdem sie be-
reits bei den Salzburger Festspielen 2010 
gemeinsam dem unglücklichen Mutter-
Tochter-Gespann auf der Bühne zu Fleisch 
und Blut verhalfen. Die fluchbeladene 
Familie komplettieren Camilla Nylund als 
Chrysothemis, Elektras auf Liebe hoffende 
Schwester, und Markus Marquart als Orest. 
Ein Vierteljahrhundert nach der furio-
sen Dresdner Uraufführung der »Elektra« 
scheinen die Vorzeichen der Strauss-Opern 
vertauscht. Das Extreme, Existenzielle ist 
aus der Musik und den Figuren verschwun-
den. »Äußerste Grenzen« adé, Walzertakte 
wogen durch »Arabella«, betörende Duette 
schreiben sich in die Operngeschichte ein, 
der »Rosenkavalier« lässt grüßen. Dazu 
oberflächlich betrachtet eine heitere, fast 
rührselige Handlung, eine Verwechs-
Richard-Strauss-Tage 2015 
16. bis 25. Oktober 2015
ELEKTRA 
16. & 22. Oktober 2015
MUSIKALISCHE LEITUNG Axel Kober







17. & 24. Oktober 2015







GRAF WALDNER Kurt Rydl
LIEDMATINEE 
25. Oktober 2015
Werke von Richard Strauss u.a.
Mit Soile Isokoski
Am Klavier Ilkka Paananen
Informationen zu unseren Strauss-Zyklen 
finden Sie auf semperoper.de
Nein, Strauss’ wahre Liebe galt den 
Sopranistinnen, für die er Gestalten schuf, 
die über sein vier Jahrzehnte währendes 
Opernschaffen unterschiedlichste Facetten 
des weiblichen Charakters schillern und lo-
dern ließ. Wie Plus- und Minuspol bringen 
zu den diesjährigen Richard-Strauss-Tagen 
zwei junge Damen dieses Spannungsfeld 
zum Flirren: Elektra und Arabella.
»Bis an äußerste Grenzen psychischer 
Polyphonie« wollte Strauss seine »Elektra« 
treiben – und wie hätte man diese Frauen-
gestalt auch anders in Musik fassen kön-
nen? Tief traumatisiert ist die Tochter des 
sagenhaften Agamemnon und seiner Frau 
Klytämnestra, die ihren Ehemann gemein-
sam mit ihrem Geliebten grausam meuchel-
te. Seitdem steigt Abend für Abend die Er-
lungskomödie in Aristokratenkreisen, zart 
gewürzt mit ein wenig Abschiedsschmerz – 
kaum vorstellbar, dass der Librettist des 
sinnlich-brutalen »Elektra«-Textes ebenso 
den breiten wienerischen Schmäh der 
»Arabella« verfasste. Aber auch hier regt 
sich das Verstörende, es liegt nur tiefer. Das 
Morbide, Dekadente klingt im Jodeln der 
Fiakermilli, das Exzessive in den Walzern 
zum Ball. Eine Gesellschaft am Rande des 
Abgrundes setzte Regisseurin Florentine 
Klepper in Szene. In einer Umgebung, die 
gerade für Frauen noch strenge Regeln 
und Grenzen setzt, sind Arabella und ihre 
als Junge verkleidete Schwester Zdenka 
nicht nur Frauen, die sich nach der großen 
Liebe sehnen, sondern auch eine neue Ge-
neration, die auf ihre Art gegen das gesell-
schaftliche Korsett aufbegehrt, in das sie 
hineingezwängt ist. Anne Schwanewilms 
als Arabella, Genia Kühmeier als Zdenka, 
Bo Skovhus als Mandryka und Benjamin 
Bernheim als Matteo treffen sich zu einem 
Abgesang auf die alte, vertraute Welt und 
einem Ausblick auf das, was da kommen 
mag. 
Was bei den Richard-Strauss-Tagen 
noch kommt, ist eine weitere Dame, die 
an Opernhäusern weltweit von sich reden 
macht. Die finnische Sopranistin Soile 
Isokoski gilt als eine der renommiertesten 
Strauss-Sängerinnen und war an der Sem-
peroper zuletzt im Dezember 2013 als Feld-
marschallin in »Der Rosenkavalier« unter 
der musikalischen Leitung von Christian 
Thielemann zu erleben. Nun präsentiert 
sie sich dem Dresdner Publikum erstmals 
in einer eigenen Liedmatinee – selbstver-
ständlich mit Liedern von Richard Strauss. 
Denn auch diese hörte der Komponist be-
vorzugt aus weiblichem Munde, am liebsten 
wohl aus dem seiner berühmt-berüchtigten 
Gattin Pauline, die ihm jene häusliche 
Gemütlichkeit verschaffte, in der er seine 
Verführerinnen, seine melancholischen 
Schwärmerinnen und Femmes fatales ent-
wickeln konnte. Und die vermutlich in jeder 








»Elektra« mit Waltraud Meier als Klytämnestra (rechts)
Albert Lortzing
»DER WILDSCHÜTZ«
Komische Oper in drei Akten 
In deutscher Sprache mit Übertiteln






CHOR Jörn Hinnerk Andresen
KINDERCHOR Claudia Sebastian-Bertsch
DRAMATURGIE Georg Holzer, Anna Melcher
GRAF VON EBERBACH Detlef Roth, Sebstian Wartig
DIE GRÄFIN Sabine Brohm
BARON KRONTHAL Steve Davislim, Roman Payer
BARONIN FREIMANN Emily Dorn
NANETTE Reinhild Buchmayer, Jelena Kordic
BACULUS Georg Zeppenfeld, Philipp Meierhöfer
GRETCHEN Carolina Ullrich
PANKRATIUS Oliver Breite
EIN GAST Friedrich Darge, Alexander Födisch
Sächsischer Staatsopernchor Dresden 





13., 26., 30., Oktober, 5. November 2015, 
1., 3., 7., 15., 19. April 2016
Premieren-Kostprobe 5. Oktober 2015, 18.00 Uhr
Kostenlose Werkeinführung jeweils 45 Minuten  
vor Vorstellungsbeginn im Foyer des 3. Ranges
22 SAISON 2015 / 2016 23 SAISON 2015 / 2016
Achtung:
Satirischer Zündstoff in Lortzings 
Spieloper »Der Wildschütz«
fiktive Figur des spießbürgerlichen schwä-
bischen Dorfschullehrers von einfachem 
Gemüt Gottlieb Biedermeier war das satiri-
sche Sprachrohr des Arztes Adolf Kußmaul. 
Er legte seiner Figur in den Münchner 
»Fliegenden Blättern« ab 1855 Gedichte in 
die Feder, die die unpolitische Haltung und 
Kleingeistigkeit großer Teile des Bürger-
tums verspotteten, kleine Stube und enger 
Garten als Gipfel irdischer Glückseligkeit. 
Ausgerechnet diese karikierende Betrach-
tung kritischer Zeitgenossen auf einen 
täppischen Dorfschullehrer mauserte sich 
zu einer ernstgemeinten Epochenbeschrei-
bung elegischer Innerlichkeit. 
Aus diesem Zeitkontext heraus schuf 
Albert Lortzing mit seinem »Wildschütz« 
einen satirischen Zündstoff, der seine Fi-
guren so menschlich mit Fleisch, Blut und 
Charakter ausstattete, dass sie auch heute, 
wo der Übergang von Erb-Adel zu Geld-
Adel längst vollzogen ist, auf der Bühne 
des 21. Jahrhunderts humorvoll-bissige 
Urständ feiern können.
Im Zentrum der Geschichte steht ein 
basstimbriertes Prachtexemplar des klei-
nen Mannes. Dorfschullehrer Sebastian 
Baculus hat einen gewaltigen Bock ge-
schossen. Für seine Hochzeit mit seiner 
ehemaligen Schülerin Gretchen musste er 
groß auffahren. Dazu gehörte ein zünftiger 
Braten, und der tummelte sich bereits vor 
Stückbeginn kostenfrei im Forst des Grafen 
Eberbach. Nicht gänzlich kostenfrei, Graf 
Eberbach ertappt den Wildschützen und 
droht mit Entlassung. Kein Job – kein Gret-
chen. Den Baculus treibt die Existenznot, 
das treibt erfinderische Blüten: Auch der 
Graf ist ein Wildschütz, ein Schürzenjäger 
erster Klasse, das Dorf sein bevorzugtes 
Jagdgebiet, das Gretchen ausnehmend 
schön… Hätte er es nur nicht ausgespro-
chen. Die Braut ist nicht abgeneigt, den 
Herrn Grafen höchstpersönlich umzu-
stimmen. Der Spieloper sei Dank naht die 
Lösung in Gestalt einer jungen verwitweten 
Baronin, der gräflichen Schwester, die sich 
als Student verkleidet hat, um inkognito 
einen Baron unter die Lupe nehmen, den 
sie heiraten soll. Als Gretchen in doppelter 
Geschlechterwandlung verkleidet, wird sie 
für den Baculus Fürsprache einlegen. Ver-
kleidet ist auch der ihr zugedachte Baron, 
der sich in das falsche Gretchen verliebt 
und mit dem Grafen um die Wette gockelt. 
Kurz gesagt: Zwei adelige Geschwister-
paare, als Kinder getrennt, treffen in ver-
schiedenen Verkleidungen aufeinander und 
finden sich schließlich über Kreuz als Paare 
mit Blessuren. Sebastian Baculus kommt 
nicht mehr mit. Überhaupt ist der kleine 
Bürger von Anfang an in der Defensive, 
ständig schwimmen ihm die Felle weg und 
seine ziemlich erbärmliche Bildung vermag 
nur die noch ungebildetere Gräfin, die der 
antiken Tragödie verfallen ist, zu beein-
drucken. Er bekommt am Ende sein blut-
junges Gretchen, aber der »alte Täuber« ist 
komplett demontiert, rehabilitiert nur, weil 
er statt des Rehbocks seinen eigenen Esel 
gewildert hat. Vor allem aber war er bereit, 
seine Braut für 5000 Taler an den Baron 
zu verkaufen, gescheitert der Handel nur, 
weil der Baron das falsche Gretchen wollte. 
Die verkaufte Braut ist ein klassischer error 
in objecto angesichts der astronomischen 
Summe. Die Moral des Baculus wird in der 
berühmten Taler-Arie schlagartig bezahl-
bar – »Vor kurzem war ich noch / ein rech-
ter Lumpenhund / nicht sehr viel mehr als 
Mensch und Christ / und nun auf einmal / 
Kapitalist!«. Dieser Begriff taucht hier zum 
erstem Mal überhaupt in einem Operntext 
auf, exakt 25 Jahre vor Erscheinen von 
Karl Marx’ »Das Kapital« und begleitet von 
verdächtig pompösen Fanfarenklängen aus 
dem Orchestergraben – lustvolle Parodie 
der armen Wurst. Der, der nicht viel hat, ist 
leichter zu korrumpieren, erst kommt das 
Fressen, dann kommt die Moral, brüllko-
misch hier und gar nicht Brecht. Lortzing 
liebt seinen Baculus von Herzen, nicht 
umsonst war er seine Paraderolle, ebenso 
wie der tumbe, eitle Bürgermeister Van 
Bett in »Zar und Zimmermann«. Der Narr 
stellt sich bloß, spielt dümmer, als die Po-
lizei erlaubt, auf die er zielt. Der komische 
Trottel ist am Ende nicht Täter – außer an 
seinem eigenen Esel. An der Semperoper 
Dresden verkörpert Lortzings Paraderolle 
der Bass Georg Zeppenfeld. Dem Publi-
kum vor allem durch Partien im ernsten 
Strauss- und Wagnerfach bekannt, begibt 
er sich nun in die Abgründe des verlachten 
Dorfschullehrers. Doch bei Albert Lortzing, 
dem Schauspieler, Sänger, Gaukler und 
virtuosen Komponisten, Vater von elf Kin-
dern und am Ende seines Lebens bettelarm 
und gleichzeitig hochgeschätzt, bekommen 
zwischen Heiterkeit, orchestralem Humor 
und raffinierten musikalischen Ensembles 
alle Figuren ihr Fett weg: Der Menschen-
besitzer und Wilderer der Dorfschönen, 
Graf Eberbach, die überspannte Gräfin, 
die mit ihrem gräkophilen Antikenfimmel 
ihre Umgebung foltert, der von elegant-
wehleidigem Weltschmerz umflorte Baron, 
allein die Baronin als lustige Witwe scheint 
unter all ihrer Verkleidung noch bei sich zu 
sein, während die übrigen in der Gewitter-
nacht bei Billard und Stromausfall kopflos 
Hasch-mich spielen, ihre Geschwister küs-
sen und am Ende »die Stimme der Natur« 
gehört haben wollen. Am ehrlichsten ist da 
am Ende doch der Baculus, der sein Gret-
chen … eben trotzdem bekommt.
Anna Melcher, Autorin
Hier wird scharf 
geschossen!
 I
m Jahr 1842 betrat »Der Wildschütz« 
und damit Dorfschullehrer Sebastian 
Baculus, gespielt und gesungen vom 
Komponisten Albert Lortzing selbst, 
in Leipzig erstmals die Bühne und 
trieb dem Uraufführungspublikum die 
herzgewärmten bösen Lachtränen in die 
Augen. Untertanen treffen auf Adelige, man 
lebt und liebt den Standesunterschied, der 
Adel sehnt sich gleichzeitig nach dem einfa-
chen Vergnügen des Bürgers, während der 
Bürger nach den verheißungsvollen Adels-
talern schielt. In der virtuosen Verklei-
dungskomödie verschwimmen diese Gren-
zen, Lortzing zeigt dadurch mit dem Finger 
drauf und beschwört ihre Absurdität. 
Es ist Vormärz. Im Schlepptau des 
Wiener Kongresses 1815 halten Zensur in 
Presse und freier Meinungsäußerung, Hun-
gersnöte und repressive Polizeiaufgebote 
Einzug, die Mitte Europas brodelt unter der 
Knute der Restauration.
Es ist Biedermeier. Die Flucht ins private 
Idyll. Die nachträgliche Namensgebung 
dieser Epoche birgt einen aufschlussrei-
chen Irrtum, denn Biedermeier war ur-
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